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8  Flechazos  Franz Smola, 
conservador del Museo Leopold de 
Viena nos descubre los secretos de su 
obra favorita, un acuático lienzo firmado 
por Gustav Klimt.

10  Grandes Coleccionistas   
Coleccionista y filántropo Henry M. 
Buhl, posee una de las colecciones de 
fotografía más aclamadas del mundo. El 
mecenas nos cuenta cómo una imagen 
de Edward Steichen de las manos 
de Georgia O’Keefe, le dio la idea 
primigenia para su colección. 

16  Entrevista   Nacido en Canadá 
pero mexicano de corazón, Alan 
Glass asegura que nació surrealista, 
aunque se reafirmó en esta aseveración 
tras conocer a André Breton en París.

20  Grandes Coleccionistas   
Propietario de una de las empresas más 
famosas de tejidos de lujo, el diseñador 
neoyorkino Christopher Hyland es, 

además, un respetado coleccionista de 
fotografía. 

26 Fotografía  El fotógrafo y publicista 
Leopoldo Pomés, nos recibe en su 
estudio barcelonés del barrio de Gràcia, 
que perteneció anteriormente al pintor 
Modest Urgell, para repasar su dilatada 
trayectoria.

30 Crímenes del Mundo del Arte   
Javier Sierra, uno de los escritores de 
best-sellers más apreciados por el público 
español, conversa con su colega, Noah 
Charney acerca de su pasión por los 
misterios históricos del arte y los viajes 
en el tiempo.

34 Mundo Antiguo   Jacques 
Billen, presidente de The Brussels 
Ancient Art Fair, escribe sobre la 
espléndida exposición que ha organizado 
con obras maestras del Antiguo Egipto.

36 Coleccionistas  Johann 
Wolfgang von Goethe es 
conocido como filósofo, dramaturgo y 
poeta, pero también fue un entusiasta 
coleccionista de cerámica mayólica del 
Renacimiento. 

70  Exposición   La Fundación 
Mapfre trae a Madrid la más ambiciosa 
exposición dedicada a Ernst Ludwig 
Kirchner, fundador y principal 
impulsor del grupo expresionista alemán 
Die Brücke (El Puente). 

72 Exposición  Uno de los estandartes 
del realismo americano, Edward 
Hopper, visita el Museo Thyssen-
Bornemisza acompañado de 70 obras 
representativas de toda su carrera.

74 Exposición  Coincidiendo con Art 
Basel, la Fundación Beyeler, dedica una 
exposición a Jeff Koons, uno de los 
creadores más polémicos y cotizados del 
último arte.

SUMARIO

Fragmento de Tiergarten. 
Un jardín romántico alemán 
© Amparo Garrido. 
VEGAP, Madrid, 2012. 
Museo del Romanticismo. 
PHotoEspaña 2012.
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Alan Glass (Montreal, 1932) sien-
te que nació surrealista, aunque 
se reafirmó en ello cuando cono-

ció a André Breton en París, donde vivió 
durante diez años en los 50, hasta que 
un sobresaliente descubrimiento le llevó 
a México en 1962, donde reside todavía. 
Extraordinariamente sensible, sigue ma-
ravillándose con las cosas cotidianas, con 
asociaciones y coincidencias significati-
vas, que eleva a objetos de arte.  No da 
entrevistas ni escribe textos, solo pinta y 
construye sus cajas con objetos encontra-
dos por los que ha sentido una atracción 
especial. Se reconoce muy tímido, pero 
ha sido un  placer hablar con él; simpá-
tico y sonriente, habla de su relación con 
el surrealismo, de su espíritu surrealista y 
de sus amigos artistas. 

¿Recuerda su primera experiencia con el 
surrealismo?  
Yo creo que mi primer recuerdo fue el 
día en que nací, y creo que si soy surrea-
lista es porque este es mi estado nativo; 
yo nací surrealista, y mi manera de perci-
bir las cosas desde niño me permitió ser-
lo. Creo que todos los niños, antes de que 
les manden a la escuela, tienen una visión 
surrealista de las cosas, una capacidad 
de maravillarse, de hacer asociaciones… 
pero más tarde, con la educación, nos 
quitan todo eso. 

¿Cuándo y por qué decidió convertirse en 
artista?
No fue una decisión mía, fue algo natu-
ral; dibujaba de niño y era muy sensible 
a los objetos y, especialmente, a la natu-
raleza. 
 
¿Cómo surge la idea de construir objetos? 
En sus cajas-objeto aparecen personajes 
como la reina Isabel I y el rey Luis II de 

ENTREVISTA

Alan Glass
El niño que nació 

surrealista

“Matta me compró mi 
primer dibujo” Ziggurat polar. 1991 © Paolo Gori. Cortesía Colección privada (México)
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Baviera, castillos de hielo, el mar, el cielo 
y el universo... ¿Hay un mensaje implíci-
to?
Me fascinaban las cajas de perfumes y 
nombres de estos productos, las cajas de 
puros… me sentía maravillado por toda 
esta estética de los años 30, antes de la 
guerra. La reina Isabel I y el rey Luis II 
de Baviera eran como trampolines para 
mi imaginación, pero ignoro si hay algún 
mensaje implícito.

Háblenos de la importancia del dibujo 
para usted…
Viví en París, en Montmartre, en los años 
50, pero no queda nada o muy pocos de 
los dibujos que realicé durante esa épo-
ca. Fui a París cuando tenía 20 años y 
me quedé allí hasta los 30, y luego vine 
a México. Esos dibujos los hice cuando 
trabajaba en un club nocturno de jazz, 
una “cave” de la época existencialista 
en Saint Germain des Prés,  por donde 

La vida secreta del guante de bronce 
“Allí, en la misma avenida Alvaro Obregón, cerca de su casa de la calle Tabasco y de la fuente (que 
le recordaba la del calendario), acababa de instalarse un nuevo bazar…  Le pareció milagroso que 
éste se encontrara a pocos pasos de su casa. De hecho, se inauguraba aquel día y duraría sólo dos 
fines de semana. Se sintió obligado a visitarlo y, quizás, hallar alguna pieza rara para colocarla en una 
de sus “cajas”. Mientras escarbaba en un montón de hierros viejos, se sintió atraído por un objeto 
brillante que parecía hacerle una señal. No obstante su prisa, ya que no tenía mucho tiempo, logró 
extraer un objeto brillante que resultó ser, nada menos, un guante de bronce.  El vendedor estaba 
tan divertido por el entusiasmo de Alan que le perdonó todos los rituales del regateo, así que 
rápidamente el guante pasó al bolso del artista, y Alan, orgulloso por el tesoro adquirido, se dirigió 
a su cita con el médico. De regreso a su casa, Alan, después de contemplar su adquisición, sintió 
que había algo familiar en ese Guante de Bronce. El examen minucioso de ese objeto tan singular, 
le daba una impresión de déjá vu. Sin embargo, fue dos días más tarde cuando Alan se acordó de 
haber visto la fotografía de un guante idéntico en el libro de André Bretón, Nadja. Una voz interior 
trataba de convencerlo de que era imposible que ese guante fuera el de Nadja, ya que estaba en 
México y no en Francia, y además era 1996. Alan, amigo de la hija de Breton, Aube Elléouet, la 
llamó por teléfono para contarle su extraordinario hallazgo. Así supo que Aube tenía el original del 
Guante de Bronce, que todavía se encontraba en el estudio de su padre. Cuando más tarde Alan 
mostró a Aube la fotografía del guante hallado en México, ella pudo identificarlo como la réplica 
exacta del Guante de Bronce que había pertenecido a su padre. Ese guante recientemente se expuso 
en el Museo Beaubourg de París. El otro Guante de Bronce, el gemelo, está ahora en México y se 
encuentra en una de las “cajas” de Alan Glass, al lado de otros elementos simbólicos asociados a ese 
acontecimiento mágico mexicano. La caja pertenece a la colección del artista, en México”. [Gloria F. 
Orenstein]

Retrato Alan Glass 
© Cristina Kahlo
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pasaban los artistas más famosos. ¡Todo 
París iba allí! Yo estaba en la entrada en 
una mesita, mientras iba dibujando, y te-
nía que decidir quién entraba y quién no. 
Como era muy distraído en algunas oca-
siones no dejé entrar a celebridades como 
Charlie Chaplin o el Príncipe de Mónaco. 
Recuerdo que entre los famosos, algunos 
eran simpatiquísimos, como la actriz 
Jeanne Moreau.

¿Y no le despidieron por no haber recono-
cido al Príncipe de Mónaco?
Bueno, no me despidieron… pero cuan-
do la dueña se dio cuenta me invitó a 
quedarme un tiempo o marcharme al día 
siguiente. Al Príncipe de Mónaco no le 
reconocí durante tres días seguidos [re-
cuerda sonriendo] y no le dejé entrar. 
Naturalmente, decidí irme al día siguien-
te, pero estuve tres años trabajando allí.

¿Qué recuerda de aquella primera expo-
sición individual organizada por André 
Breton y Benjamin Péret? 
Yo vivía en una buhardilla en Montmar-
tre, y un día llamaron a la puerta dos 
surrealistas que exponían en la galería 
Étoile Scellée; venían para ver mis dibu-
jos e insistieron en que también los viera 
André Breton; curiosamente, Breton no 
vivía lejos de mi casa, solo a dos manza-
nas, en la rue Fontaine. Contrariamente a 
lo que dicen, de que Breton era un hom-
bre inaccesible, lo que yo vi en él fue un 
hombre impresionante, lo más accesible 
del mundo, y junto con su esposa, Elisa, 
que era chilena, se pusieron a mirar los 
dibujos y propusieron una exposición a 
cargo de Péret. La noche de la inaugura-
ción Roberto Matta me compró un dibu-
jo, y esa misma noche Breton me invitó 
a participar en las reuniones surrealistas, 
pero asistí poco porque yo era muy tími-
do. Con la hija de André Breton, Aube, 
que ahora va a exponer en la Galerie 
1900-2000 de París, sigo manteniendo 
una gran amistad.

¿Breton era tan petulante como se decía?
Yo no sentí que lo fuera; otros intelectua-
les lo eran mucho más que él. Él nunca 
aceptó ningún premio ni distinción, en 
eso fue excepcional, y fue un gran poe-
ta y muy intransigente en su 
posición política. Yo lo veía 
de vez en cuando con Aube, y 
siempre me llamaba cher ami, 
aunque no creo que me con-
siderara amigo, pero era muy 
educado y sensible, y a las mu-
jeres las saludaba besándoles 
la mano… era un hombre de 
una gran sensibilidad y refina-
miento.

Durante su estancia en París conoció a 
grandes figuras del mundo del arte, ¿quié-

nes le impresionaron más, y por 
qué? ¿Qué le aportó París a su 
crecimiento como artista? 
En París conocí a Breton, Pé-
ret, Victor Brauner, Toyen, 
Matta, Giacometti y pinto-
res expresionistas abstractos, 
como Joane Mitchel, Sam 
Francis y Jean-Paul Riope-

lle… para mí fueron años de formación, 
muy importantes en la vida de un joven 
ávido de todo lo que podía ver y cono-
cer en la Rive Gauche; recuerdo que en 

la Galerie Le Bateau-Lavoir, que llevaba 
el mismo nombre que la casa donde vi-
vió Picasso, descubrí a Charles Feligier, 
un pintor que yo no conocía, que estuvo 
muy próximo a Gauguin; también me 
impresionaron mucho Wols y los peque-
ños cuadros del minero Joseph Crépin, 
era un momento en que el surrealismo ya 
no tenía tanto impacto, ya que había sido 
sustituido por la pintura abstracta. 

¿Están perdidas la mayor parte de sus 
obras de este período?

Breton 
promovió 
la primera 

exposición de 
Glass en París

Juegos pirotécnicos (dos manos). 2002 © Paolo Gori. Cortesía Colección del artista
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¡Ah! Esto fue la cosa más triste de mi 
vida, porque al dejar París, antes de ir 
a México, pasé por Canadá y dejé dos 
portfolios con una amiga que yo creía de 
absoluta confianza, pero nunca pude re-
cuperarlos, luego ella murió y creo que 
las obras fueron destruidas.

¿Por qué se instaló en México en 1962?
¡Eso fue maravilloso! Un día fui a visitar 
a Aube y al llegar a su casa vi una cala-
vera de azúcar y me quedé maravillado, 
brillaba, me atraía mucho, y le pregunté 
de dónde venía este objeto; me dijo que se 
la habían regalado a su padre y que pro-
venía de México. Es un objeto popular en 
México que se hace por el Día de Todos 
los Santos, en noviembre; se hacen con 
azúcar con un molde en forma de calave-
ra y lo adornan con perlitas y brillantes, 
ponen el nombre de la persona y lo ven-
den en las pastelerías. Sentí entonces que 
quería vivir en un país que creaba objetos 
así; podría parecer una motivación mo-
desta, pero para mí fue algo muy intenso. 

Este cambio de escenario ¿afectó a su 
obra?
Más que cambio fue una continuación; 
el país era muy propicio a los pintores, 
México era el París de Sudamérica. Es-
taban los grandes artistas que habían lle-
gado de Europa, recuerdo a Alice Rahon, 
Paalen, Leonora Carrington, Péret, y 
Breton, que en el 38 hizo el manifiesto 
Por un arte revolucionario independiente con 
Trotsky y Rivera. Como México era un 
país surrealista, todo era posible y re-

cuerdo un objeto que hizo Paalen, que 
me parece uno de los más extraordinarios 
objetos surrealistas; Paalen reconstituyó 
la figura de la pistola rellenando el hueco 
de la caja con huesecillos; con 
el título, El genio de la especie, me 
pareció absolutamente genial y 
trascendental. 

¿Cómo nace su vinculación con 
el movimiento de la Ruptura? 
¿Qué podría contarnos de su 
amistad con Alejandro Jodo-
rowsky?
Cuando llegué a México, fui a casa de 
Alejandro y su esposa Denise y al día si-
guiente me llevaron a la casa de Leonora 
y todos fuimos a  Xochimilco, la Venecia 
mexicana, y así empezó una amistad que 
duró 50 años, y gracias a ellos conocí a 
todos: Manuel Felgueres, Lilia Carri-
llo, Pedro Friedeberg, Fernando García 
Ponce y los demás artistas de la Ruptura.
 
Usted ha dicho: ‘’Alerta, cuidado, porque el 
virus del surrealismo regresa y está más 
fuerte que nunca”. ¿Dónde percibe este re-
greso?
Lo percibo en el sentido del humor y la 
magia, que no creo que se puedan igno-
rar; es como un virus que siempre va a 
volver, no como el surrealismo orto-
doxo, claro. De repente, uno piensa en 
algo y se olvida de quién lo dijo, no sa-
bemos si lo pensamos nosotros o es una 
idea de otro, pero en cualquier caso, esto 
es simpático. Yo nunca fui oficialmente 
surrealista, era joven y quería explorar 

las cosas a mi manera. A lo mejor por eso 
fui surrealista.
 
Háblenos de su colección... 

Decir colección es mucho de-
cir porque, en realidad, son 
cosas que he encontrado por 
la calle, en los mercadillos, co-
sas que elijo para utilizar luego 
en mis obras. Todo viene por 
la atracción hacia los objetos, 
el diálogo entre objetos… son 
objetos encontrados que voy 

guardando y al cabo de los años cuan-
do los vuelvo a ver en sus cajas  me sor-
prenden de nuevo. Le contaré algo que 
sucedió en 1996, en México, cuando ce-
lebrábamos el centenario del nacimiento 
de André Breton. De un día para otro 
apareció un mercadillo cerca de mi casa; 
estuve rebuscando y descubrí un objeto 
que era ¡exactamente la réplica del guan-
te de bronce de Nadja que había pertene-
cido a André Breton!; este guante, el que 
apareció en México, forma parte de una 
de mis “cajas”. Esto lo explica muy bien 
Gloria F. Orenstein en su artículo La vida 
secreta del guante de bronce. [ver recuadro]

¿Cómo surge la idea de incluir lo coleccio-
nado en sus obras?
Es muy difícil de explicar; podría ex-
presarlo con una frase de André Breton: 
“la inteligencia clarividente de la vida”, 
como explicación dice mucho en pocas 
palabras.

Marga Perera

Su gran amiga
“Leonora Carrington y yo fuimos grandes 
amigos –nos cuenta Glass- ella decía «veo a 
mucha gente, pero tú eres el gran amigo». 
Nos veíamos cada semana, viajamos juntos 
a Canadá, a Nueva York… Ella siempre 
estaba buen humor, percibía la magia 
en todo, nos reíamos mucho y nunca 
hablábamos de arte. Recuerdo que 
un día regresábamos de las afueras 
de Nueva York, donde habíamos 
ido a visitar a unos tibetanos que 

habíamos conocido, hacía un frío 
gélido, y subimos a su taller de la Calle 

26 y de repente oímos el tañido de 
una campana; le dije que me recordaba 
el entierro de mi abuela, que cuando 

entrábamos al cementerio también tañía 
una campana, y en ese instante, sonó el 
teléfono y le dijeron que su hermano había 
muerto. A su lado siempre se producían 
este tipo de coincidencias. También era 
curioso que detestara los aviones; una 
vez, en los años 60, en medio de un 
vuelo, el piloto le preguntó afable si se 

encontraba a gusto, ella le dijo que no, 
que prefería viajar en Greyhound, la 
línea de autobuses llamada como los 
galgos. Naturalmente, el piloto se fue 
ofendido a saludar a otros pasajeros.”

Su gran amiga
“Leonora Carrington y yo fuimos grandes 
amigos –nos cuenta Glass- ella decía «veo a 
mucha gente, pero tú eres el gran amigo». 
Nos veíamos cada semana, viajamos juntos 
a Canadá, a Nueva York… Ella siempre 
estaba buen humor, percibía la magia 
en todo, nos reíamos mucho y nunca 
hablábamos de arte. Recuerdo que 
un día regresábamos de las afueras 
de Nueva York, donde habíamos 
ido a visitar a unos tibetanos que 

habíamos conocido, hacía un frío 
gélido, y subimos a su taller de la Calle 

26 y de repente oímos el tañido de 
una campana; le dije que me recordaba 
el entierro de mi abuela, que cuando 

entrábamos al cementerio también tañía 
una campana, y en ese instante, sonó el 
teléfono y le dijeron que su hermano había 
muerto. A su lado siempre se producían 
este tipo de coincidencias. También era 
curioso que detestara los aviones; una 
vez, en los años 60, en medio de un 
vuelo, el piloto le preguntó afable si se 

encontraba a gusto, ella le dijo que no, 
que prefería viajar en 
línea de autobuses llamada como los 
galgos. Naturalmente, el piloto se fue 

“Vine a 
México

 porque era
un país 

surrealista”

Salamandra.1997 © Paolo Gori. Cortesía Colección Marina Lascaris (México)



10

La injusticia en cualquier parte es 
una amenaza a la justicia en todas 
partes” decía Martin Luther King, 

y ese es el lema del filántropo Henry M. 
Buhl, uno de los más grandes coleccio-
nistas de fotografía del mundo, con quien 
Tendencias del Mercado del Arte ha tenido 
el privilegio de conversar.

Su ilustre colección nació con Manos 
con dedal de Alfred Stieglitz, un retrato 
simbólico de Georgia O’Keeffe –la futura 
esposa del fotógrafo- fechado en 1920, en 
el que se muestran sólo sus esbeltas ma-
nos pertrechadas de aguja y dedal, y que 
contrastan sobre una tela oscura. Copias 
de esta célebre fotografía forman parte de 
las colecciones permanentes del MoMA 
de Nueva York y el Museo de Arte de 
Filadelfia.

Las manos, ya sean como representa-
ción exacta -en el contexto de un retra-
to- o metafórica, son las protagonistas 
de todas las fotografías y el leit motiv de 
la Colección Buhl que fue objeto de una 
elogiada exposición en el Museo Gugg-
enheim de Nueva York y que ha itinera-
do desde Moscú a Macao por los mejores 
museos del mundo. La gran noticia es que 
el próximo invierno (12 y 13 de diciem-
bre) Sotheby’s va a dispersarla en Nueva 
York. La subasta comprenderá unos 400 
lotes, valorados globalmente entre 6 y 10 
millones de euros, y una parte significati-
va de lo que se recaude se destinará a la 
fundación humanitaria de Buhl.

Denise Bethel, directora del depar-
tamento de fotografía de Sotheby’s de-
claró: «La venta de la Colección Buhl 
es equiparable a las subastas que orga-
nizamos en el pasado de Fotografías del 
Museo Metropolitano -con obras de la 
Gilman Paper Company Collection-, 
Fotografías del MoMA, Fotografías de 
la Colección Privada de Margaret W. 
Weston y la Colección Polaroid. El en-
foque, original y apasionado de Henry 
Buhl por el tema de las manos ha esta-
do a la altura de las imágenes que esco-
gió. Esta venta brindará a los amantes 
del arte la posibilidad de adquirir desde 

GRANDES COLECCIONISTAS

La colección de Henry M. Buhl
Manos que hablan

Enciclopedia visual
El coleccionista norteamericano ha reunido más de mil imágenes que representan cada período de 
la historia de la fotografía, así como distintos géneros: fotoperiodismo, fotografía artística y científica. 
Su loft en el centro de Manhattan, sirve como oficina, vivienda y galería para sus fotografías, que 
rotan periódicamente, así como para eclécticos muebles, esculturas, libros y una miríada de objetos y 
curiosidades.

“Mi colección nació con unas 
manos de Georgia O’Keefe”



Herbert Bayer  
The Lonely 
Metropolitan, 1932



Daniele 
Buetti. Hands #11, 
2002 
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intrigantes fotografías anónimas a so-
berbias obras maestras. La colección de 
Henry es una auténtica inspiración para 
cualquier coleccionista, ya sea connois-
seur o principiante.»

¿Cuál ha sido su experiencia más memo-
rable con el arte?
Imagino que el día que adquirí el retrato 
de las manos de Georgia O’Keefe que le 
hizo Alfred Stieglitz en 1920. Lo compré 
el 6 de octubre de 1993 y fue la piedra 
angular de mi colección de fotografías so-
bre manos. Fue un hito porque tan solo 
dos semanas después su precio aumentó 
significativamente; pasó los casi cien mil 
dólares que yo había pagado, a superar los 
doscientos mil. La causa: una copia seme-
jante se acababa de subastar en Christie’s.

¿Cómo empezó a coleccionar fotografía?
Antes de esto yo ya coleccionaba “cosi-
tas”, pero no fotografías tan importantes. 
Era fotógrafo de bodas y también co-
leccionista. Por aquel entonces, sin em-
bargo, aún no me había especializado en 
imágenes de manos.  

¿Cree que hay gente que nace coleccionis-
ta? ¿Cuáles son sus intereses?
En mi caso fue la preciosa imagen de las 
manos de Georgia O’Keefe la que me 
inspiró a seguir coleccionando. No nací 
coleccionista.  Prueba de ello es que no 
empecé a hacerlo en serio hasta que cum-
plí más de sesenta años ¡y ya han pasado 
veinte años!. Como coleccionista ha sido 
increíblemente emocionante exponer mi 
colección en el Guggenheim de Nueva 
York, y llevarla luego por Europa, Ru-
sia, Estados Unidos y Asia. No todos los 
coleccionistas tienen la suerte de que les 
dediquen una exposición en prestigiosos 
museos internacionales... ¡solo nueve 
años después de haber empezado a colec-
cionar!. [dice sonriendo]

¿Qué obras son las piezas maestras de su 
colección?
Sin duda alguna, la fotografía de O’Keefe 
y también una de Herbert Bayer. Mues-
tra un edificio y se titula The Lonely Metro-
politan [El Metropolitano Solitario]. En 
mi colección  están presentes casi todos 
los fotógrafos más famosos del mundo.

¿Cuántas piezas hay en la colección?
No estoy muy seguro; la colección de 
fotografías sobre manos está compues-
ta por unas 1.100 obras. Pero también 
poseo otra de esculturas (110 piezas) y 
un jardín interior con esculturas basadas 
también en las manos.

Silencio en Bilbao
“¿Anécdotas? Ha habido bastantes. Y en realidad algunas no son demasiado divertidas –recalca 
Henry Buhl- Le relataré un incidente ocurrido en España. Cuando presentamos la exposición en el 
Guggenheim de Bilbao, la comisaria y yo ofrecimos una charla a unas doscientas personas –algunas 
incluso habían viajado expresamente desde Madrid para asistir al evento-. Esta era la primera 
exposición que se celebraba fuera de los Estados Unidos. Ya habíamos celebrado charlas así en las 
demás presentaciones. Al final solíamos preguntarle al público si tenían preguntas y surgía un animado 
debate. Pero en Bilbao ¡ni una sola persona levantó la mano!. ¡Nadie preguntó nada!.
La siguiente presentación fue en Alemania y allí también se congregaron unas doscientas personas. 
El formato de la conferencia era el mismo, la comisaria me lanzaba preguntas y yo las respondía. No 
llevábamos hablando más de dos minutos cuando se alzó una avalancha de manos con preguntas. 
¡Estuvimos dos horas hablando con el público!. Aún no me explico qué sucedió en Bilbao. ¿Sería que 
el público alemán dominaba mejor el inglés? ¿Qué pudo pasar?” se pregunta el coleccionista.

La primera mano
En 1993 un amigo llevó al señor Buhl a ver Doris Bry, antigua asistente de Georgia O’Keeffe. La 
señora Bry tenía una pieza para vender: una fotografía de 1920 realizada por Alfred Stieglitz de las 
manos de su futura esposa, O’Keeffe. “También poseía otra obra, una impresión en oro paladio 
que iba a llevar a subastar a Christie’s. La que yo adquirí era una impresión en gelatina de plata”, 
nos explica. Buhl pagó unos 75.000 dólares mientras que la copia de Christie’s alcanzó los 398.000 
dólares, doblando su estimación previa.
Y así es como empezó su ilustre colección de manos. “Hay manos que hacen gestos, manos 
plasmadas como objetos y manos que simbolizan emociones. Todas hacen que tu mente haga ‘clic’ de 
diferentes maneras” dice la experta Denise Bethel. A lo largo de dos décadas, el señor Buhl compró 
con avidez centenares de imágenes. Algunas de las más preciadas son  manos famosas fotografiadas 
por fotógrafos célebres como las de Jean Cocteau por Berenice Abbott, las de Marcel Duchamp por 
Alexander Liberman, las de la Madre Teresa de Calcuta por Mary Ellen Mark. También habla con 
orgullo de los trabajos de Walker Evans, László Moholy-Nagy y Robert Rauschenberg.

Alfred Stieglitz. 
Hands with Thimble, 
1920

El próximo invierno 
Sotheby’s dispersará esta 

mítica colección
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Su colección tiene obras de los siglos XIX 
y XX. ¿Qué artistas y estilos le interesan 
más?
La fotografía más antigua, de 1840, es la 
de un escrito -una plancha de impresión- 
de la poesía de Lord Byron “Oda a Napo-
león” que el poeta escribió en 1811. Fue 
tomada por el británico Henry Fox Tal-
bot, uno de los inventores de la fotografía.

¿Dónde la encontró? ¿En Nueva York?
Sí, la conseguimos en Nueva York, pero 
encontramos obras por todo el mundo. 

Además de la fotografía, ¿le interesan 
otras disciplinas artísticas?
Como le decía he iniciado una colección 
de escultura. Y en mi casa de campo co-
lecciono girasoles. Todo gira en torno a 

los girasoles: tapices, jarrones, cubertería, 
ropa de casa y lencería (sábanas y man-
tas); sin contar los óleos, esculturas y foto-
grafías de girasoles que tenemos colgados 
por toda la casa. ¡Incluso hemos plantado 
40.000 girasoles en un terreno para estar 
totalmente rodeados de estas flores!.
 
¿Recuerda alguna gran oportunidad per-
dida?
Sí, una en especial. En mi colección de 
esculturas están representados casi to-
dos los grandes escultores a excepción 
de Giacometti. La pieza más barata, de 
calidad, que pudimos encontrar, costaba 
12 millones de dólares. ¡Y esto excede mi 
presupuesto!. Lamento no haber podido 
conseguir una obra suya.
 
¿Cómo ha cambiado el mercado de la foto-
grafía desde que usted empezó a coleccio-
nar?
Pienso que los artistas contemporáneos 
“se han subido a la parra”. Los precios es-
tán por las nubes y cada vez hay más gen-
te interesada en el arte contemporáneo. 
Como le decía, mi colección de fotogra-
fías arranca en 1840 y detecto que ahora 
las obras del siglo XIX ya no despiertan 
el mismo interés que cuando yo empecé a 
coleccionar. Los fotógrafos contemporá-
neos son los que lideran el mercado -tal 
como sucede en el resto de disciplinas ar-
tísticas. Las obras contemporáneas vue-
lan, te las quitan de las manos.

¿Cómo afecta esto a los precios de las foto-
grafías del siglo XIX y principios del XX? 
No veo que hayan ‘mejorado’ demasia-
do. ¡Pero sí hay una gran diferencia en 
el precio de la obra contemporánea re-
ciente!.

Cuando habla de “mejoría”, ¿quiere decir 
que su precio ha subido?
¡Exacto!.
 
¿Por qué ha decidido desprenderse de la 
colección?
Una de la razones es que, más o menos, 
ya he dejado de coleccionar. Ninguno de 
mis hijos tiene interés ni dinero para se-
guir haciéndolo. El coleccionismo absor-
be buena parte de tu tiempo si quieres 
hacerlo como es debido y las fotografías 
pertenecen a mi fundación, que es una 
fundación sin ánimo de lucro. Así que he 
llegado a la conclusión de que mientras 
siga aquí, es decir, vivo, lo mejor es ven-
derla para recaudar dinero para la fun-
dación y así poder prestar ayuda a los 
necesitados. Pero también me ha influi-
do el hecho de que si la donáramos a un 
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Un día especial
En 1992, Henry Buhl no se consideraba a sí mismo un filántropo. Había trabajado 30 años como 
inversor, y al mismo tiempo había desarrollado una carrera como fotógrafo profesional. Sin embargo, 
a los 62 años, su vida dio un vuelco.
Una tarde, cuando regresaba de su almuerzo un individuo al que conocía como ex barrendero le 
pidió 20 dólares. Buhl descubrió que este hombre había sido despedido por dormirse en horas de 
trabajo y decidió investigar el asunto.
Averiguó que varias tiendas de la calle habían estado pagando a este hombre por indicación del 
magnate inmobiliario Tony Goldman. Goldman no había conseguido a nadie para el trabajo, así que 
Buhl se ofreció voluntario para encontrar a alguien. Acudió a un refugio para indigentes y solicitó 
al director si podía proporcionarle una persona para barrer las calles. «Si hace bien su trabajo, no 
se emborracha ni se va de juerga, entonces trataremos de lograrle un trabajo». Esa fue la semilla 
de la Fundación Buhl creada ese mismo año con el fin de “mejorar la calidad de vida de personas 
sin recursos financiando programas enfocados a la educación, las personas sin hogar y las artes”. 
La Fundación Buhl apoya a varias organizaciones sin ánimo de lucro, entre ellas la Asociación de 
Programas Comunitarios de Empleo para personas sin Hogar (A.C.E en sus siglas en inglés) que trata 
de que hombres y mujeres sin hogar de Nueva York se reintegren en el mercado laboral y consigan, a 
largo plazo, ser autosuficientes económicamente.

Robert Doisneau. Picasso’s Breads, Vallauris (Les pains de Picasso, Vallauris), 1952

La Fundación Buhl ayuda a 
los indigentes de Nueva York   
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museo seguramente acabaría metida en 
un almacén y las obras no se expondrían 
demasiado. Quienes adquieran una obra 
en la subasta al menos la colgarán en las 
paredes de sus hogares o despachos y 
podrán disfrutar de ella.
 
¿Se quedará alguna obra?
He decidido vender toda la colección de 
fotografías sobre manos. Pero, como le 
decía, sigo coleccionando esculturas so-
bre manos, además de objetos relaciona-
dos con girasoles.  

¿Hay artistas españoles en su colección?
Sí, tenemos una fotografía de Cristina 
García Rodero que se titula Duelo, Canosa 
di Puglia, Italia. En ella ha captado a un 
grupo de mujeres enlutadas, con el rostro 
cubierto por un velo negro, que caminan 
del brazo. ¡Es una obra fantástica!. Se 
incluyó en la exposición del Guggenheim 
de Bilbao que fue, por cierto, la prime-
ra que celebramos fuera de los Estados 
Unidos y, sin duda, la mejor de todas. Y 
eso que ya la habíamos expuesto en otros 
catorce museos. ¡Bilbao fue el mejor!. 
Tanto el museo como la experiencia en si 
misma fue encantadora.

Rosalind Williams

EXPOSICIONES

www.fundacionmapfre.com Síguenos en 
www.facebook.com/fundacionmapfrecultura

31 MAYO / 
2 SEPTIEMBRE 
2012

SALA AZCA
Avda. General Perón, 40, Madrid. Telf. 91 581 16 28

Sin título (detalle), 
de la serie There is Something I Doń t Know, 2007
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Espectrales y sugerentes
Junto a los delicados dedos de la pintora Georgia O’Keeffe inmortalizados por Stieglitz (775.000 a 
1,1 millones de euros), hay desconcertantes imágenes como Rayografía con mano y huevo de Man 
Ray (230.000 a 385.000 euros). No pueden olvidarse las expresivas manos del mimo francés Paul 
Legrand como Pierrot inmortalizadas por Félix Nadar (77.000 a 120.000 euros) o un espectral Estudio 
de Mano de Charles Negre, realizado en la década de 1850 (38.000 a 54.000 euros). Entre las firmas 
contemporáneas destaca una fotografía de 1998 del alemán Andreas Gursky que plasma un mar de 
manos en éxtasis durante una fiesta rave en May Day II (385.000 a 540.000 euros).

Eadweard Muybridge Movement of the Hand; Drawing a Circle 
(Plate 532 of Animal Locomotion), 1887 
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CRÍMENES DEL MUNDO DEL ARTE

“Todos somos 
buscadores de belleza”

Javier Sierra



Un autor de best-sellers, Noah 
Charney, entrevista a otro, Ja-
vier Sierra, en una conversación 

exclusiva para Tendencias del Mercado 
del Arte. Ambos novelistas han publicado 
elogiados trabajos de ficción y no-ficción, 
los dos han enseñado Historia del Arte y 
han presentado programas en televisión. 
Javier Sierra es uno de los autores más 
vendidos y más queridos por el público 
español. En esta entrevista Sierra habla 
acerca de su trabajo, sobre cómo surgió 
su pasión por los misterios históricos del 
arte y los viajes en el tiempo.

¿Cómo decidió convertirse en escritor e his-
toriador de arte?
La vida decidió por mí. Nací en Teruel, 
una pequeña ciudad al noreste de Espa-
ña, que posee una historia larga y apasio-
nante. En el pasado fue una encrucijada 
para los musulmanes, cristianos y judíos, 
y todos ellos dejaron sus huellas en do-
cumentos y construcciones. Era sólo 
cuestión de tiempo que me interesara por 
ese patrimonio y entrara en contacto con 
las leyendas e historias del pasado que 
hablan de magia y tesoros perdidos. Ese 
fue, sin duda, el comienzo. Por eso, cuan-
do crecí decidí convertirme en cuenta-
cuentos, en uno que utilizaría las mara-
villas del pasado (artísticas incluidas) en 
sus escritos.

¿Cuándo empezó a escribir? ¿Recuerda el 
primer relato o manuscrito que escribió?
Conservo una buena colección de mis 
primeros escritos, que se remontan a 
cuando yo tenía ocho años. Es un puñado 
de cuentos sobre temas sobrenaturales y, 
también, acerca de la historia del Descu-
brimiento de América, un gran argumen-
to en aquellos días en las escuelas españo-
las, que todavía cautiva a mi imaginación.

¿Cómo influye su herencia española en los 
temas que elige y el estilo de su escritura?
Mucho. Mis primeras lecturas de Cer-
vantes (algo ‘obligado’ en mi país) me 
llevaron a un mundo en el que era posible 
conectar, al mismo tiempo y al mismo ni-
vel, la materia y el espíritu. Esa influencia 
aún aflora en la mayoría de mis escritos, 
especialmente en mis libros de ficción. 
Estoy agradecido a la historia española, 
tan rica e influyente en la civilización mo-
derna, aunque me sorprende que la ma-
yoría de españoles contemporáneos no 
sean conscientes de esto.

¿Cómo empezó a trabajar en la televisión?
Mi primera visita a un plató de televisión 
ocurrió cuando tenía 17 años. Me hicieron 
una entrevista en un programa muy popu-
lar en todo el país, y aquella experiencia 
resultó esclarecedora. Descubrí una forma 
diferente de contar las cosas, más rápida 
y directa que ninguna otra. Y decidí dar 

el salto a ese mundo, primero como cola-
borador habitual en algunos programas y 
más adelante como presentador.  Pero una 
vez cumplido ese objetivo, me di cuenta de 
que la televisión sólo deja una impresión 
superficial en las mentes de los 
espectadores, nada que ver con 
la literatura, cuyo impacto es 
más profundo… y mejor.

¿Cómo surgió la idea de “La 
cena secreta”? ¿Concibió el libro 
en un momento especial?
En los primeros borradores de 
mi libro, la trama se centraba en Marsilio 
Ficino, el hombre que había traducido al 
latín los textos de Platón. Si bien tuvo una 
vida apasionante, me preguntaba si los 
lectores modernos entenderían realmente 
su “mente hermética”. Decidí entonces 
buscar un icono universal que encarnara 
esas mismas ideas, y me di cuenta de que 
La Ultima Cena de Leonardo da Vinci era 
un ejemplo perfecto. Me enamoré de esa 
pintura. Existía un mensaje oculto tras su 
interpretación “oficial”, decidí investigarlo 

y revelarlo en mi novela… Y, por supues-
to, ¡Marsilio Ficino mantuvo su papel cla-
ve en el libro!

Por su experiencia y fascinación por los 
misterios históricos, ¿por qué 
cree que el público encuentra tan 
atrayente resolver misterios his-
tóricos?
Tiene que ver con nuestro enfo-
que moderno sobre las “versio-
nes oficiales” que existen sobre 
cualquier asunto. Después del 
11 de Septiembre, Occidente 

empezó a cuestionarse si los políticos di-
cen siempre la verdad; las teorías conspi-
rativas y la disposición a sumergirse en la 
historia para investigar esas “falsedades 
oficiales” se ha convertido en algo obliga-
do. Es por eso que este tipo de temas son 
tan interesantes. De alguna manera, nos 
hacen pensar por nosotros mismos.

Existen montones de libros mediocres, 
más entusiastas que precisos, que tratan 
sobre misterios sin resolver, pero los suyos 
son inteligentes, eruditos y serios. ¿Cómo 
hace para asegurarse que sus libros son 
fiables y académicamente rigurosos, sin 
dejar de ser amenos?
¡Estoy de acuerdo! Se ha publicado de-
masiada basura sobre misterios en los 
últimos años. La buena noticia es que, al 
final, los lectores aprenden a distinguir 
los mejores libros y a rechazar el resto. 
El único secreto para conseguir un buen 
libro sobre estos asuntos es tener senti-
do de la responsabilidad. Uno debe ser 
responsable de las fuentes de informa-
ción que utiliza –o descarta- y comprobar 
cada partícula de información.

Usted cultiva tanto la ficción como la no 
ficción. ¿En qué difiere su enfoque en cada 
género? ¿Tiene más facilidad con la fic-
ción o con la no ficción?
En mis libros de no-ficción planteo in-
terrogantes sobre misterios históricos, 
mientras que en los de ficción trato de re-
solverlos usando retazos de imaginación. 
¡Ésa es mi fórmula!. Y debo admitir que 
la no-ficción me resulta sencilla, porque 
me formé como periodista y es más cómo-
do referir que crear.

¿Qué consejo le daría a un aspirante a es-
critor y a un admirador de sus libros?
La fórmula de las “tres L”: ¡Leer, leer, 
leer!

Usted es particularmente bueno hablando 
en público, lo que no suele ser el caso de 
los grandes escritores. ¿Le gusta dar con-
ferencias o prefiere escribir?
Comunicar me hace feliz, a todos los ni-
veles. La escritura te ofrece la oportuni-
dad de pensar y reflexionar, pero cuando 
tienes una buena idea para compartir, me 

“Hay que 
ser riguroso 

al tratar 
misterios 

históricos”
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encanta dar conferencias, hablar por la 
radio y hacer apariciones en la televisión 
y charlar en los chats de Internet para di-
fundirlo todo. Cuando aprendes que cada 
medio exige capacidades diferentes, pue-
des prepararte para ser lo suficientemen-
te bueno en cada uno de ellas.

“La Dama de Azul” es muy 
diferente a “La Cena Secre-
ta”. ¿Ha sido intencionado? 
¿Cómo se le ocurrió el tema de 
La Dama de Azul?
En honor a la verdad, que-
ría explicarme a mí mismo 
la increíble cadena de acon-
tecimientos que vincula a un 
escritor del siglo XX como yo, con una 
monja mística de clausura del siglo XVII. 
Durante años el azar me estuvo llevan-
do a la ciudad natal de la monja. Al final, 
incapaz de entender estas coincidencias, 
decidí escribir un libro de ficción para 
poner en orden todas mis ideas.

Se han comparado “La Cena Secreta” y 
“El Código Da Vinci”, ambos best-sellers 
internacionales en los que La Ultima 
Cena de Leonardo desempeña un papel 
clave. ¿Qué opina de estas comparaciones 
y en qué se diferencian los libros?

Los lectores de ambos libros conocen 
bien las diferencias. Mientras que El Có-
digo Da Vinci es una novela ambientada 
en la Francia contemporánea donde las 
referencias a Leonardo son tangenciales, 
La Cena Secreta es una novela histórica, 
localizada en la Italia de finales del siglo 
XV en la que Leonardo es un personaje 

central de la trama. Depende de 
lo que busques en una novela, 
pero la mía te ofrece la posibili-
dad de viajar en el tiempo. ¿No 
es emocionante?

Sus libros de no-ficción tratan, a 
través de análisis e investigacio-
nes académicas, fenómenos sin 

resolver. ¿Podría ponerme algún ejem-
plo? ¿Hay algún proyecto de traducir al 
inglés su no-ficción?
Mi primer libro de no-ficción es un en-
sayo sobre las civilizaciones perdidas. 
Se titula En Busca de la Edad de Oro y en 
él comparto con los lectores una década 
de viajes alrededor del mundo; estudio 
algunos de los misterios más antiguos 
como quién construyó las pirámides 
de Egipto o los astrónomos en Améri-
ca antes de la llegada de los españoles. 
Espero que en los próximos años, tanto 
éste como otros tres libros se traduzcan 

al inglés… pero todavía no hay ningún 
plan concreto.

Como historiador del arte a menudo me 
preguntan por qué a la gente le gusta el 
arte. Es una pregunta difícil, pero ¿tiene 
una respuesta?
Supongo que el arte nos gusta por mu-
chos motivos diferentes. Somos buscado-
res de la belleza de lo sagrado, de la ins-
piración, del amor, de la paz… Y todos 
estos elementos se hallan en el arte. For-
ma parte de nuestra búsqueda más im-
portante: ¡la del interior de nuestra alma!

Si pudiera poseer la obra de arte que de-
seara y tenerla en su dormitorio, ¿cuál 
escogería?
¡Vaya dilema! Probablemente querría 
hacer un agujero en el techo que me per-
mitiera contemplar cada noche el cielo 
nocturno. ¡Las estrellas son la fuente de 
toda forma de arte!

Noah Charney es profesor de
Historia del Arte.

Su novela El ladrón del arte (Seix Barral) ha sido 
un best-seller en España.

Su último libro en español es 
Los Ladrones del Cordero Místico (Ariel), 

la auténtica historia de la obra maestra más 
robada de todos los tiempos

“He escrito 
un ensayo 
sobre las 

civilizaciones 
perdidas”
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FOTOGRAFÍA

Casualidades, placeres y descubrimientos 

Una conversación 
con Leopoldo Pomés

Leopoldo Pomés  © Manolo Laguillo.
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Leopoldo Pomés (Barcelona, 
1935), uno de los fotógrafos y 
publicistas más importantes de 

nuestro país, está preparando una expo-
sición para la Galería Fernández-Braso 
de Madrid. Es tan perfeccionista, que 
incluso tiene una maqueta de la galería 
-“mi hijo es arquitecto”, me dice- para ir 
presentando las fotos en las paredes tal 
como quiere que estén en la exposición. 
Su taller en el barrio de Gràcia, amplio 
y luminoso, con una gran claraboya en 
el centro, tiene historia: fue el estudio de 
Modest Urgell, y el toque de distinción 
lo aporta un patio ajardinado, de gusto 
renacentista, diseñado por su amigo Òs-
car Tusquets.

Este fue el estudio de Modest Urgell…
Sí, pero lo que tiene más gracia de la his-
toria es mi relación con Urgell. Cuando 
yo era joven era un pésimo estudiante 
y lo único que me interesaba era el arte; 
una prima de mi padre trabajaba en una 
librería a la que yo iba a menudo a mirar 
“estampas” -mirar libros, antes lo decía-
mos así- yo tendría entonces 14 ó 15 años 
cuando descubrí unos cuadros de Urgell y 
quedé fascinado; me pareció extraño que 
me atrajera tanto porque no era una pin-
tura demasiado optimista, pero pensé que 
si un día podía me compraría un cuadro. 
Pues coincidiendo con mi aniversario, 
se celebró una exposición colectiva en la 
Galeria Syra, en la Casa Batlló, y me topé 
con este cuadro que tengo ahora detrás 
de mí; el precio era respetable y pedí unos 
minutos para reflexionar; me fui, pero 
enseguida volví, y de vuelta, corrí los úl-
timos metros con aquella angustia de que 
no me lo quitara nadie. Cuando volví a la 
sala, había un matrimonio joven, “pijo”, 
mirándolo; justo en el momento en que 
ponían el punto rojo, la chica dijo: «¡mira, 
mira, se están comprando el cuadro, qué 
mente más torturada lo habrá compra-
do!» Yo le dije que la mente torturada 
era yo, y supo quedar muy bien diciendo: 
«claro, es que eres artista». Más adelante, 
en los años 60, cogí este estudio, y vino 
un viejo carpintero a reparar el rosetón 
teatral y me dijo que su bisabuelo le había 
contado que esto había sido el estudio de 
un pintor muy extraño que pintaba ce-
menterios; es muy curioso, en la fachada 
que da a la calle, aquí, en el primer piso, 
hay una ventana muy grande, que es por 
donde Urgell sacaba los cuadros, y está 
tal como la tenía él, no he tocado nada... 
Cuando llegué aquí, aún no sabía nada de 
todo esto y un día incluso vino un biznieto 
de Urgell y me trajo un libro; ahora está 
documentado que Urgell trabajó aquí y 
me trajo fotografías. Bastantes años más 
tarde, otro pintor, Ochoa, tuvo aquí su 
estudio también; tengo una fotografía de 
aquella época [me la enseña, es muy intere-
sante ver cómo era el estudio de Pomés, en el que 

estamos ahora, en tiempos de Ochoa, un am-
biente muy del XIX, con muchos cuadros en las 
paredes y objetos de gusto orientalista]. 

En la otra pared tengo otro Urgell [muy 
grande] con marco de Gaspar Homar. 

¿Qué presenta en la exposición?
Presento un conjunto de distintas épo-
cas, sin un hilo conductor,  muchas de las 
cuales no se habían visto, porque yo me 
he dedicado principalmente a la publici-
dad, y desde que la he dejado, hace unos 
4 ó 5 años, hago de “minero” -como dice 
la madre de mis hijos, que me ayuda mu-
cho- me sumerjo en las profundidades de 
mi archivo y encuentro diamantes que ni 
recuerdo; ahora Foto Colectania y La Fá-
brica preparan un libro sobre Barcelona 
con mis 50 años de fotografía. Hay mu-
chas cosas desconocidas que me gustan. 

¿Prefiere la fotografía en blanco y negro?
Me gusta más en blanco y negro, pero 
también tengo en color. Me interesa todo, 
especialmente la sensibilidad que condu-
ce a algo� como la fotografía digital, a ve-
ces me pregunto qué harían Evans o Man 
Ray, creo que también la utilizarían. La 
única manera de ver las cosas en blanco 
y negro es a través de la fotografía, o de 
una película, como las de Hollywood en 
blanco y negro, que tienen mucho impac-
to; George Clooney dirigió una película, 
Buenas noches y buena suerte, sobre la prensa 
americana, en la que se persigue todo lo 
que tenga parecidos comunistas, está ro-
dada en blanco y negro y es impresionan-

te; otra película reciente muy interesante 
es The Artist, de Michel Hazanavicius, es 
muda y en blanco y negro. En arte parece 
que ya está dicho todo, pero es bueno que 
alguien vuelva a decirlo.

¿Qué recuerda de la época de Bocaccio, en 
Barcelona?
Creo que mi época más importante fue 
antes de Bocaccio… la historia me ha vin-
culado a Bocaccio pero yo tampoco iba tan-
to. El motivo es que aquí, en mi estudio, 
en verano hacía mucho calor y yo trabaja-
ba de noche, por eso no iba; además, por 
entonces yo hacía mis campañas publici-
tarias de Terry y después, la de Freixenet, 
que tuvo mucho éxito durante años.

¿Y Flash-Flash?
Lo hicimos en los años 70 Alfonso Milà y 
yo porque nos hacía mucha ilusión; íba-
mos a menudo a comer fuera, teníamos 
una gran afición por la gastronomía. Un 
día se me ocurrió la idea de las tortillas y 
Alfonso se animó y sin saberlo acabamos 
montando lo que nosotros queríamos que 
fuera un restaurante, un lugar con comida 
fresca y sin ruido, un sitio que solo cer-
raría un día al año, el día de Navidad. Y 
así sigue siendo; claro que esto comporta 
un servicio doble, es muy bonito pero 
también crea muchas responsabilidades. 
Alfonso incluso tenía la obsesión de poner 
la cafetera fuera del comedor del restau-
rante para que no hiciera ruido, pero no 
pudo ser; y aún con el ruido de la cafetera, 
creo que es el local mejor insonorizado de 
Barcelona.

¿También le gusta cocinar?
Sí, aunque ya no cocino tanto; ayer hice 

Su estudio perteneció al 
pintor Modest Urgell
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mutabal, pero no con berenjena, sino con 
las vainas de las habas, triturado con men-
ta y aceite…

¿Y no ha pensado en abrir un restaurante 
ecológico?
Soy demasiado mayorcito, pero la madre 
de mis hijos, Karen Leiz, ha escrito un 

libro, Las verduras de muchas maneras, que 
ha salido hace muy poco y ya ha vendido 
20.000 ejemplares [me lo enseña, tiene 
muchas recetas, suena muy interesante]. 
Yo escribí un libro, que está agotado, 
Comer es una fiesta, [me lo enseña, lo abro 
y se me abre por una página muy especial: 
pan con tomate y tortilla]. Bueno, yo, un 

día a la semana me premio con una cena 
de tres rebanadas de pan de molde, que 
froto generosamente con tomate por los 
dos lados, incluso rasco un poco la piel 
para aprovechar la pulpa, pongo aceite 
directamente con la botella, y una tortilla 
de un huevo; entonces me siento en esta 
mesita junto al paisaje de Urgell, y pienso 
si en ese momento puede haber alguien en 
el mundo que esté disfrutando más que 
yo� También escribí un libro del pan con 
tomate, Teoria i pràctica del pa amb tomàquet 
(Teoría y práctica del pan con tomate), ¡poca 
broma!, ¿eh?, ilustrado por mi hija, que 
es pintora.

¿Cómo decidió hacerse fotógrafo?
Me lo han preguntado a veces y nunca 
he sabido qué decir. Yo dibujaba mejor 
que los niños de mi clase y esto me llevó 
hacia el teatro y el cine; para mí era como 
imaginar un mundo y poder tenerlo en la 
mano, igual que cuando te gusta una chica 
y puedes hacerle una foto y tenerla.

Se dice de usted que es buen fotógrafo en 
todos los géneros ¿Todavía sigue fotogra-
fiando?
Sí, pero no tanto, siempre llevo una pe-
queña cámara digital, ¡pero es tan fácil! 
disparas y ya está, es como una falta de 
respeto… El retrato me gusta mucho, 
pero el retratado tiene miedo a cómo va 
a salir en la foto, todo el mundo quiere 
salir guapo, y el fotógrafo lo pasa mal; en 
el retrato se pueden captar los miedos, 
las contradicciones… el retratado puede 
vampirizar al fotógrafo, pero si conectan, 
se compensan todos los miedos, todas las 
contradicciones. 

¿Ha hecho intercambios de obras con al-
gún artista?
Dos de los retratos más bien pagados de 
mi vida son estos dos cuadros [señala uno 
de Saura y una arpillera de Millares de 
formato grande]; he cambiado algunas 
fotos y también he comprado algunos 
cuadros de manera compulsiva, porque 
me gustaban mucho en ese momento… 
El buen coleccionista no mira cuánto se 
revalorizará lo que compra. Pero yo no he 
pretendido hacer una colección, me falta 
espacio.

[Al final de la entrevista, Leopoldo Pomés 
me invita a degustar su mutabal y lo toma-
mos con tostaditas] ¡Está exquisito!  [y le 
pido la receta, claro].
Sí, está exquisito� ¿ves?, ¡esto es cocina!, 
que se note que la persona invitada dis-
fruta con la comida que has hecho.

Marga Perera

FELIZ CONCIDENCIA
“Dau al Set fue determinante, y surgió de una coincidencia –explica Leopoldo Pomés– en un espacio 
muy delimitado de Barcelona, entre las calles Balmes y Muntaner, vivíamos todos: Ponç, Cuixart, Tàpies, 
Brossa y yo. Yo iba a ver a menudo exposiciones y descubrí la obra de Tàpies, que me impactó; 
una noche, al regresar a casa, fui al bar Mirasol y me encontré con un chico muy simpático, que me dijo: 
«Pomés, ¿qué te pasa?, te veo muy serio», le conté que había visto una película que me había 
impresionado mucho, Milagro en Milán, de Vittorio de Sica, y que estaba reflexionando 
sobre eso. Me escuchó Cuixart, que estaba por allí, y se acercó a nosotros para intervenir en la charla. ¡Así 
entré en el grupo!. Cuixart me presentó a su primo Tàpies,� yo no podía creer tanta felicidad; 
ellos tenían unos diez años más que yo y les hacía gracia un chico joven como yo que hacía fotos. 
Brossa venía cada día a mi casa, hablábamos, me leía poesía, y como mi padre tenía un equipo de música 
muy bueno escuchábamos música... los preludios de Wagner…�Lohengrin, Siegfried, Tannhauser…  
¡siempre los preludios!, y Brossa silbaba; lo hacía de una manera muy especial,  
se distinguía la cuerda del metal”.

El grupo Dau al Set 
apadrinó al joven fotógrafo
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